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		  Solitude, récif, étoile
		  A n’importe ce qui valut
		  Le blanc souci de notre toile

Laatste strofe van het gedicht Salut van Stéphane Mallarmé, 
1893

M
a

rcel Ber
la

n
ger

ZW
M

N 



3
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Een schilderij van Marcel Berlanger oefent ogen-
blikkelijk een primaire aantrekking uit, als een 
oogopslag. De schilder hoopt dat het werk de 
verschijning uitlokt van een puur, mentaal beeld. 
Zoals de kunst van Ingres.  
Tezelfdertijd is dit een schilderkunst die zich graag 
laat ‘lezen’. Aan de hand van titel, motief of kleur 
verbinden de beelden zich associatief met woorden, 
verhalen, emoties, begrippen, classificaties; en met 
voorgangers uit de literatuur, de kunstgeschiede-
nis, de wetenschap of de popcultuur. 
Opvallend is dat Berlanger, in zijn pogingen om 
een mentaal beeld op te roepen, de materiële 
aspecten van het kunstwerk niet wegmoffelt. 
Veel kunst die een krachtige illusie opwekt en de 
toeschouwer in een virtuele wereld onderdompelt, 
onttrekt de vereiste materialen en technieken aan 
het oog (zoals in de bioscoop). Niet zo bij Berlanger. 
Door de technieken en procedures zichtbaar te 
laten doorwerken in het beeld, kan de toeschouwer 
telkens opnieuw de vorming, de genese van dat 
beeld mee-maken. De persoonlijke toets van de 
kunstenaar speelt hier nauwelijks een rol; vooral 
de gevolgde procedure genereert het uiteindelijke 
beeld in het brein van de kijker. Zoals in het poin- 
tillisme van Georges Seurat. 
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Berlangers oeuvre zit vol paradoxen. 
Hoe analytischer het creatieproces, des te krachti-
ger de emotionele impact van het beeld. 
Hoe manifester het geconstrueerde karakter van 
het beeld en hoe meer afstand de kunstenaar neemt 
ten opzichte van de afgebeelde werkelijkheid of 
natuur, des te dichter het beeld die natuur lijkt te 
kunnen benaderen.
Hoe meer het kunstwerk zijn materiële, concrete 
aspecten open en bloot laat zien, des te krachtiger 
is zijn vermogen om pure, mentale beelden in het 
brein te provoceren. 
Dit is een schilderkunst die verstand en verbeel-
ding, gevoel en intuïtie weet te prikkelen en te 
bespelen - en een subtiele wisselwerking tussen 
deze vermogens op gang brengt. 
Vanuit de schilderkunst verhoudt Berlanger zich 
tot de hedendaagse beeldcultuur. Hoe sterk onze 
wetenschappelijke en technologische kennis zich 
ook ontwikkeld heeft, we blijven vatbaar voor de 
zoete illusies en de magie van het beeld. Tussen 
het observeren van een wereld (van buitenaf) en 
het deel uitmaken van een wereld (van binnenuit) 
gaapt een kloof. Dat spanningsveld vormt de motor 
van de moderne kunst. Berlanger brengt dit op een 
individuele, ongeziene, lucide wijze tot expressie. 

Pa
r

a
d

ox
en



5

R
epetitie en

 va
r

iatie
Deze tentoonstelling is even verscheiden als co-
herent. Op het eerste gezicht vertonen de werken 
grote verschillen. Sommige ogen hyperrealistisch, 
andere abstract. Sommige bevatten geometrische 
structuren, andere zijn uitgesproken informeel. 
Maar hoe verschillend ook, alle werken delen min 
of meer de hierboven geschetste karakteristieken. 
Berlanger werkt altijd in reeksen: eenzelfde motief 
of fotografisch beeld wordt diverse keren geschil-
derd, vaak in diverse formaten. In deze tentoon-
stelling is werk uit een beperkt aantal reeksen of 
ensembles samengebracht, waarin telkens op een 
welbepaald motief gefocust wordt: de zee; het tra-
liewerk; de cactus; de ketting. Daarnaast zijn er een 
aantal ingekaderde ‘schetsen’, waarin ook andere, 
verwante motieven opduiken. Op die manier wor-
den enkele verbanden met de rest van het oeuvre 
schetsmatig aangegeven. 
Het doek van de schilderijen bestaat uit in kunst-
hars gedrenkt glasvezel. Berlanger heeft die speci-
fieke drager zelf ontwikkeld. Hij kan het doek een 
grove of fijne ‘korrel’ geven. In het eerste geval ver-
toont het uiteindelijke kunstwerk overeenkomsten 
met een tapijt  of met een gepixelde, digitale foto, 
in het tweede geval ziet het eruit als stevig papier. 
Het doek is telkens bevestigd op een aluminium 
kader. 
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ZWMN is een geschilderde nabootsing van een 
filmbeeld uit Pirates of de Carribean. Wat het top-
punt van subliem natuurgeweld lijkt, is in feite 
niets dan een digitale constructie. In tegenstelling 
tot analoge fotografie en film, fungerend als een 
‘index’ of ‘afdruk’ van de waarneembare realiteit, 
is dit filmbeeld een en al maakwerk – zoals een 
schilderij. Niettemin hebben persoonlijke invallen 
of beslissingen in de creatie nauwelijks of geen rol 
gespeeld; dit beeld is grotendeels het resultaat van 
wiskundige algoritmes. 
Op dat filmbeeld heeft Berlanger zijn schilderkun-
stige procedures losgelaten. Het filmbeeld werd in 
vierkanten verdeeld. Dit raster werd uitvergroot 
op het doek overgezet, dat vierkant per vierkant 
beschilderd werd. Deze techniek, reeds toegepast 
in de renaissance, laat toe om het object van de 
blik te onderwerpen aan een nauwkeurige analyse. 
Die analytische benadering maakt elk vierkant 
fragment visueel vlak en abstract. Die methode 
heeft vooral tot gevolg dat persoonlijke afwegingen 
inzake verhoudingen en compositie wegvallen. 
Bovendien maakt de specifieke korrel van Berlan-
gers doeken dat de persoonlijke toets nauwelijks 
een rol van betekenis speelt. Zodoende vertoont dit 
werk fundamentele verschillen met de ‘klassieke’ 
schilderkunst. Het roept pertinente vragen op over 
het statuut van om het even welk kunstwerk in het 
tijdperk van zijn digitale reproduceerbaarheid. 
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De voorstellingen van cactussen zijn opgebouwd 
zoals ZWMN: per vierkant. In het verleden heeft 
Berlanger ook andere flora geschilderd, naar foto’s 
uit encyclopedieën. De kadrering en het came-
rastandpunt beogen de meest eenduidige focus op 
het specimen. De ‘figuur’ wordt uit zijn particuliere 
‘achtergrond’ gelicht. Zo verandert de plant in een 
teken, die meer ‘gelezen’ dan ‘gezien’ wordt. 
De cactus boeit Berlanger, niet alleen vanwege 
zijn weerbarstige karakter, sculpturale, fallische 
vorm of menselijke schaal, maar ook vanwege de 
onvatbaarheid van zijn contouren. Deze lijken op te 
lossen in de witte reflecties van de naalden, die zijn 
verschijning een stralende ‘aura’ verlenen. Analoog 
aan goedkoop drukwerk zijn Berlangers schilde-
rijen gereduceerd tot één of een paar kleuren. Er is 
een monochrome bovenlaag. Daaronder bevindt 
zich soms een zogenaamde ‘dégradé’, een heel ge-
leidelijk verlopende overgang tussen twee kleuren 
– in Barbarie bijvoorbeeld van grijs naar magenta. 
Het besef dat zowel het wit in de achtergrond van 
de ruimte van het beeld, als de witte naalden die 
visueel het meest naar voor springen, tot dezelfde 
onderlaag behoren, zet de verhouding tussen de 
virtuele ruimte van het beeld en het letterlijke vlak 
van het doek onder spanning. 
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‘Moucharabieh’ is een Frans, aan het Arabisch 
ontleend woord voor het houten, geometrisch 
traliewerk dat in islamitische landen het interieur 
schaduw geeft en de vrouw, die dit interieur slechts 
gesluierd mag verlaten, aan het zicht onttrekt. Hier 
wordt de ‘apparatuur’ zelf, die het kijken als een 
vorm van eenrichtingsverkeer mogelijk maakt, 
in beeld gebracht. Dit keer geen vierkanten maar 
ruiten, waarvan de zijden telkens uit een andere 
kleur bestaan, met de spuitbus op het doek aan-
gebracht. In één helft van het - telkens door een 
horizon opgedeeld - beeld (verwijzend naar de blik 
van de kijker) komt dezelfde kleur nooit twee keer 
voor. De procedure laat in de uitvoering weinig 
creativiteit toe en vraagt om een sterke beheersing. 
De ‘geschilderde tekening’ is flou, alsof de kijker 
niet aan het focussen is op het traliewerk zelf, maar 
op wat zich daar achter bevindt. De onderlaag is in 
een intens wit geschilderd, waardoor het lijkt alsof 
de kijker verblind wordt. In de werken met de titel 
Moucharabieh is de keuzemogelijkheid van de kleu-
ren onbeperkt. Anders getitelde werken uit de reeks 
verwijzen naar het visuele bronmateriaal waarop 
het kleurenpalet gebaseerd is. Kumbu is bijvoor-
beeld de grootste glaciale valei op Mount Everest. 
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De titel “Un bijou rose et noir” verwijst naar een 
kwatrijn van Charles Baudelaire, bevestigd op het 
kader van een schilderij van Edouard Manet. Zowel 
het schilderij als het gedicht getuigen van de aan-
trekkingskracht die Lola de Valence, een Spaanse 
danseres, in 1862 op de twee bevriende kunste-
naars uitoefende. In scherpe tegenstelling tot de 
islamitische cultuur, vormt de vrouw in de wes-
terse kunst een onuitputtelijk onderwerp voor de 
artistieke blik. In het geval van een moucharabieh 
is het daarentegen de vrouw, die zich ongesluierd 
nooit op straat laat zien, die kijkt naar de mannen 
die zich in het publieke domein bewegen.

Entre tant de beautés que partout on peut voir,
Je contemple bien, amis, que le désir balance;
Mais on voit scintiller en Lola de Valence
Le charme inattendu d’un bijou rose et noir.

Kwatrijn  van Charles Baudelaire uit 1863, dat tijdens de eerste 
tentoonstelling van het schilderij Lola de Valence van Edouard 
Manet aan de lijst van het schilderij bevestigd was. 
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Het eerste wat de toeschouwer te zien krijgt bij het 
betreden van de grote ruimte op de eerste verdie-
ping, is een diagonale aluminium streep. Pas enkele 
stappen later komt het beeld tevoorschijn. 
Dankzij haar specifieke opstelling affirmeert dit gro-
te schilderij zich vooreerst niet als een immaterieel 
beeld, maar als een aan de zwaartekracht onderwor-
pen, letterlijke constructie, in tweede instantie als 
een vlak in een ruimte. De toeschouwer wordt zich 
bewust van zichzelf, niet alleen als een oog, maar als 
een lichaam dat zich in diezelfde ruimte beweegt. De 
ervaring van het werk wordt uitgesproken ruimtelijk 
en tijdelijk, zich verhoudend tot het hier en nu, en 
tot de eeuwen die deze ruimte gemaakt hebben tot 
wat ze is. Het beeld op het doek bestaat uit figuren, 
samengesteld uit afdrukken van kettingen. Die ket-
tingen zijn op het doek gelegd, daarna bespoten. Net 
als de Moucharabiehs beweegt dit werk zich tussen 
schilderij en tekening. Het zijn de kettingen die de 
tekening gemaakt hebben, hun afdruk achterlatend 
op het doek – een directe, gefixeerde afdruk als van 
een analoge foto. Kettingen zijn fascinerend: op-
gebouwd uit identieke modules zijn ze niettemin 
soepel. Ze laten zich associëren met de noties van 
gevangenschap en kracht, zoals in: ‘de natuurele-
menten zijn ontketend’. Wat zich kan laten verbinden 
met het grijs-groen-blauwe schilderij aan het begin 
van deze expo.  
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-------- Origineel bericht -------- 
Onderwerp: liste de questions à partir desquelles écrire sur le 		
	 travail
Datum: 	 Mon, 1 Sep 2014 08:27:53 +0200
Van: 	 Emmanuelle Quertain 
Aan: 	 Frank Maes 

Bonjour Frank,
Voici la liste des questions sur le travail de peinture que je 
réalise pour l’expo Emergent:
-Si l’intérieur et l’extérieur étaient deux notions dépassées ?
-Si le colonialisme, la manière dont les nouveaux médias pren-
nent en charges - traitent - le corps, continue que va-t-il advenir 
de nous ?
-Si on posait la question d’avoir des droits sur quelque chose ?
-Si on voit un arbre dehors pour montrer un intérieur, qu’est-ce 
que cela implique ?
-Si on ne voit que des intérieurs dans des salles fermées ?
-Si on ne peut plus prétendre à une “intériorité’ aujourd’hui ?
-Si le fait qu’il n’y aie plus “d’intériorité” aujourd’hui ne nous 
empêche en rien de poursuivre ce dialogue de la pensée avec 
nous-même c’est qu’il n’est pas si facile à interrompre ?
-Que veut dire un dialogue avec soi-même ?
-Si il n’y a pas de changement entre l’intérieur et l’extérieur 
ou que l’intérieur et l’extérieur ne sont plus un signe d’une 
distinction/ d’une séparation qu’arrive-t-il ? Qu’est-ce que cela 
implique ?
-Caspar David Freidrich disait que “Si un peintre ne voit rien en 
lui-même il ferait bien de ne pas peindre non plus ce qu’il voit devant 
lui”... qu’en est-il de cette phrase aujourd’hui ?
Bien à toi,
Emmanuelle
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Emmanuelle Quertain houdt van scheve hoeken in 
oude huizen. Ze heeft deze schilderijen gemaakt 
met een specifieke, relatief kleine ruimte in de ga-
lerie in gedachten. Quertain schildert met olieverf 
op kleine, dunne aluminium platen. Doordat het 
beeldvlak nagenoeg samenvalt met de wand, is er, 
ondanks het vrij kleine formaat, een sterke relatie 
tussen de beelden, de ruimte waarin ze gepresen-
teerd worden en de toeschouwer die deze ruimte 
betreedt. 
De schilderijen zijn gebaseerd op advertenties voor 
de verkoop van appartementen in het Brusselse. 
Die zijn volgens een vaste, elementaire methodiek 
opgesteld. Ze zijn vrij nauwkeurig nageschilderd, 
maar tijdens de transformatie van affiche in schil-
derij is er toch een en ander gewijzigd. Quertain 
heeft voor de complementaire kleuren oranje en 
blauw gekozen. Het blauw is lichter geworden, de 
contrasten zachter, waarbij de tekst onleesbaarder 
werd.
In dit werk bedrijft de kunstenares een soort 
archeologie van de eigen tijd: ze toont een manier 
van leven. Ze neemt een klein beetje afstand van 
haar alledaagse omgeving, ze zet een stap opzij. Ze 
constateert hoe wij, ontzettend kwetsbare we-
zens, nood hebben aan comfort, dat ons het leven 
gemakkelijker maakt maar ook iets afschrikwek-
kends bevat. Dit geeft ze weer in een vrij sobere, 
‘arme’ schilderkunst, die tegelijk bizar en mooi is. 
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De kleine kamer geeft via een venster uitzicht op 
een grotere, belendende ruimte. Zo is het opzet 
gegroeid om hedendaagse relaties tussen binnen en 
buiten, tussen het private en publieke domein tot 
het onderwerp van deze tentoonstelling te maken.
Quertains schilderij dat als enige ‘buiten’ (in de 
tentoonstelling van Marcel Berlanger) hangt, is 
deels geïnspireerd door het werk Jardin de Luxem-
bourg van Jacques-Louis David uit 1794. De in on-
genade gevallen schilder zat toen in de cel. Davids 
werk toont het exacte uitzicht dat die cel hem bood. 
Quertain dacht hieraan toen ze een immo-adver-
tentie zag, met als enige afbeelding een zicht op 
een park in Molenbeek. Dit suggereert niet alleen 
dat de waarde van (het leven in) dit appartement 
te reduceren valt tot dit uitzicht, maar evenzeer 
dat het uitzicht op een stuk publiek domein als 
een geprivatiseerd goed te koop aangeboden kan 
worden. Emmanuelle Quertain schildert met olie 
op aluminium om hedendaagse verhoudingen 
tussen binnen en buiten, en onze positie daarbin-
nen, te bevragen. Deze praktijk vormt een soort 
‘denkstructuur’, die nooit tot systeem wordt, maar 
altijd vraagt om meer nuance, om een verdere 
uitwerking.   
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Palimpsest van Sebastien Capouet verzamelt foto’s 
genomen tussen 2011 en 2014. Door een spel van 
opeenvolgende plooien en intervallen noopt het 
boek/object de toeschouwer tot een ritmiek van 
bewegingen. Hier is de palimpsest werkzaam. 
Daarbij vormen opeenvolgende strata een echo, 
zowel van de diverse lagen waarmee de personages 
in de foto’s bekleed zijn, als van de verlaten land-
schappen – plekken van de herinnering - waarin ze 
zich bewegen. In Capouets oeuvre presenteert de 
verzameling foto’s zich als een vluchtige, limina-
le ruimte, als een voorwaarde voor de abstractie 
in zijn schilderkunstige praktijk. Dat spel van de 
abstractie laat de kunstenaar toe om de aandacht 
van de toeschouwer te richten op de processen van 
uitwissing die, zowel in zijn schilderkunst als zijn 
fotografie, minder steunen op weglating dan op 
toevoeging, opeenstapeling en verzadiging. 

Kodak, T-Max 400 Film 135-36, 2014 van Kristien 
Daem bevat beelden van één bouwwerk, foto’s 
van één filmrol, gedrukt op één vel papier. Door 
verschuiving, overlapping en herhaling binnen de 
opeenvolging van 36 beelden ontstaat een beeldma-
chine, en worden de lijnen van het door architect 
Juliaan Lampens in 1974 gerealiseerde huis Van 
Wassenhove een matrix voor abstractie.
Voor de tentoonstelling in MER.Station 7 heeft 
Daem twee speciale edities vervaardigd, telkens 
met de titel I am definitily NOT a painter. De eerste 
bestaat uit vijf vellen papier die met groene en 
zwarte drukinkt beschilderd zijn. De tweede editie 
is een - eveneens met drukinkt beschilderd - boek. 
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Deze tentoonstelling omvat grafisch werk van twaalf 
kunstenaars: Philip Aguirre y Otegui, Dirk Braeck-
man, Hedwig Brouckaert, Leo Copers, Mario De Bra-
bandere, Nikolaas Demoen, Paul Gees, Peter Morrens, 
Marc Nagtzaam, Mira Sanders, Hannelore Van Dijck 
en Dirk Zoete. 
Deze edities vormen samen ook de kunstmap 12 × 50 
voor Convent 22, samengesteld in een oplage van 50 
genummerde en gesigneerde exemplaren. Ten voor-
dele van Convent 22, een woon- en begeleidingspro-
ject van vzw Autimismus, een samenwerkingsver-
band tussen normaalbegaafde volwassenen met 
autisme en hun ouders, familieleden en vrienden.

Zie www.autimismus.be
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Initiatiefnemers: Johan Blanckaert, Dirk Castelein,  
Tine Castelein, Pierre Debra, Wim Dejonghe, Frank Maes,  
Ivan Maes, Niko Maes, Marc Verstraete 

Sponsors:  
Maes Promotie en Constructie, Castelein,  
Ivan en Anny Maes, Advocatenkantoor Pierre Debra
 
Adviseurs: Thomas Caron, Luc Derycke, Sam Eggermont,
Lieven Pyfferoen, Rolf Quaghebeur

EMERGENT-team: Astrid Bonduel, Jelle Clarysse, Frank Maes, 
Lieven Pyfferoen, Bram Vandeveire

Met dank aan de kunstenaars, Galerie Rodolphe Janssen (Brussel), Jan De 
Nys, Marie Lécrivain en Costia de Tillesse

SAVE THE DATES
Met EMERGENTvereniging worden regelmatig lezingen 
en uitstappen georganiseerd. Informatie over het lidmaat-
schap? Mail of bel gerust: galerie@emergent.be / 058 31 15 29

Zaterdag 13 december, 16u tot 18u – rondleiding in dialoog 
In elke van de vier tentoonstellingen gaat Frank Maes een 
dialoog aan, respectievelijk met Marcel Berlanger, Emma-
nuelle Quertain, Luc Derycke en Paul Gees. 

vzw EMERGENTgalerie&vereniging
Grote Markt 26, 8630 Veurne
galerie@emergent.be
www.emergent.be∑


